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Omaggio a Picasso significa riconoscimento e partecipazione ai valori che di Picasso hanno 
fatto l'uomo, l'artista e il genio. Significa comportarsi davanti alla scomparsa illustre 
come Picasso: senza retorica, senza accademia. Il fare avvicinare il pubblico all'opera e 
alla vita di Picasso attraverso le immagini e gli scritti autobiografici e di contemporanei, 
ci sembra la maniera migliore di rendere omaggio al genio che ha improntato con la sua 
personalità il nostro secolo. Per queste ragioni la mostra oltre ad essere un omaggio, 
intende essere uno strumento didattico, un servizio la cui inconsueta natura tuttavia non 
lo sottrae dalla finalità sociale e dal compito che dovrebbero avere gli interventi pubblici. 
Certamente, una multiforme personalità come quella di Picasso, così ricca di insegnamenti, 
ci ha facilitato nella realizzazione dei nostri scopi. La mostra pur seguendo un criterio 
cronologico progressivo ha voluto mettere a fuoco come la figura dell'artista sia stata 
strettamente legata agli avvenimenti storici del nostro tempo, intuiti con folgorante lucidità 
(basti pensare a « Sogno e menzogne di Franco » e « Guernica »). Non è facile oggi, 
frastornati dai richiami mercantili, trovare memoria appropriata di questo messaggio ma 
non poteva non esserci un momento più adatto per farlo in questa occasione che 
l'Amministrazione Comunale ha voluto darci. 


Questa piccola mostra didattica su Picasso, ordinata con tanta cura da Verba Durbé, 
parla con più chiarezza e più direttamente di quanto possa farlo, ormai, un ennesimo 
tentativo di analisi critica su Picasso, il personaggio sul quale, alla Biblioteca Nazionale 
di Parigi, esistono tante testimonianze scritte quante, o poco meno, ne esistono sulla Bibbia. 
Picasso è stato, senza dubbio, il simbolo di tutta un'epoca che in lui si è riconosciuta. 
Tentare di sintetizzarne il significato sarebbe, a questo punto, presunzione inutile. Occor- 
reranno anni, prima di poter riproporre una revisione aggiornata di tutta la vasta proble- 
matica da lui sollevata. Soltanto l'analisi di alcune sue tematiche fondamentali, Le spiagge; 
il pittore e la modella, le Tauromachie — questa sorta di leit-motif nel quale Picasso sembra 
voler racchiudere un'intera cosmogonia, in una esplosione di vitalità vibrante, sconcertante, 
violenta, barbarica e insieme civilissima, mediterranea e universale — è sufficiente a dare 
il senso della vastità dei temi e a dimostrare l'inutilità di qualsiasi poco stimolante ten- 
tativo di un breve discorso ricapitolativo su Picasso, che non potrebbe CSAUNIE o 
per larga approssimazione, l'immagine del personaggio che, per tutta la vita, nol È — 
mai di stupire, con la sua continua, aggressiva inventività e con la sua multi Qrme SSpros: 
sione. Mi sembra perciò più logico porre l'accento su un momento particolare lendore 
e dell'attività di Picasso, che segna, allo stesso tempo, l'ultimo grande periodo to SEI CUbI. 
di Parigi come centro straordinario della cultura artistica europea. È il momen a 
smo, che verrà a porsi appunto, come l'ultimo « atto » della storia dell'arte a Hebl 
come recapitolazione e sintesi o come rilettura critica di quella cultura che ca ivo luzioni 
sedi naturali la Grecia antica, l'Italia del Rinascimento, la Francia (Parigi) delle r 
artistiche moderne. 


« arte » senza 


à quasi più di « », ma di 
Da questo momento non si parlerà quasi più di « arte europea », m Salon des 


distinzioni geografiche. Non per niente l'ultima manifestazione cubista del dea 
Indépendants, del '13, a Parigi, coinciderà col trionfo del movimento alla famosa « de pi 
Show » di New York, pure del ‘13. Un tentativo di chiarimento su questo Poconisia 
servirà anche come conferma che Picasso, che ne è, con Braque, il grande pro si (he 
si pone, allo stesso modo, come l'ultimo grande artista « classico », e come PO che 
chiude un'epoca sintetizzandola nella propria opera. Perché la storia dell'opera di i tonn 
pur non identificandosi con la storia della cultura artistica della prima meta dei 97. 
interferisce in essa continuamente, come un filtro, come uno dei fili continui di una trama 
fittamente intrecciata. de ‘a 
Riportiemoci, allora, a questo straordinario momento di fervore e di vitalità creativa, 
quando Picasso viveva al Bateau Lavoir, con Fernande Olivier, in stretto sodalizio con 
Braque, (« Durante quegli anni » scrive Braque « ci siamo detti, io e Picasso, COSE che 
nessuno saprebbe più capire... cose che sarebbero incomprensibili € che ci ALE 
dato tanta gioia... e tutto questo finirà con noi»), in un rapporto di amicizia e i 
dialogo con gli intellettuali. coi poeti, con gli scrittori più famosi del tempo. Gertrude 
e Leo Stein, Guillaume Apollinaire, Max Jacob, Braise Cendrars, Reverdy. quando Picasso, 
sulla scia dei Fauves (e forse di Matisse) scopriva l'arte negra ed esaltava il nuovo 
primitivismo di Rousseau, a cui organizzava, nel 1908, un memorabile banchetto. 


Se la pittura cubista non fosse di per sé un « fatto pittorico » così importante e Inso- 
stituibile, si sarebbe quasi tentati, dato il significato intellettualistico dell'esperienza 
cubista, di affermare che anche il Cubismo pittorico (e plastico) è un fatto letterario, 
tanto la strada ne è già stata tracciata, prima che da Apollinare, Jacob, Canudo, Reverdy, 
Cendrars, Valery, già alla fine dell 800, da Mallarmé e da Rimbaud, le cui poetiche 
preannunciano l'atteggiamento spirituale degli artisti. Basti citare il breve testo di Gertrude 
Stein su Picasso, risolto nella sua particolarissima struttura espressione del suo caratte- 
ristico desiderio di scoprire « che cosa c'era dentro ciascuno che lo rendeva quell'uno »: 
« Uno che alcuni stavan certo seguendo era uno che era avvincente. Uno che alcuni stavan 


seguendo era uno che era proprio avvincente. Uno che alcuni stavan certo seguendo era 
uno che era proprio avvincente. Alcuni stavan certo seguendo ed eran certi che quello 
che stavano allora seguendo lavorava ed emetteva da sé qualche cosa... ». È questo svol- 
gimento della frase per movimenti ritmici, per varianti, per giustapposizioni, quesia ricerca 
del « presente continuo », la tendenza della Stein a fare di una pagina un quadro, una 
forma, un edificio un tutto unico non più scindibile nelle sue componenti temporali, il 
suo procedimento sintattico, già, d'altronde, iniziato dal Dujardin, che aprirà la strada 
alla prosa di Joyce, e che sarà anche riscontrabile alla base del procedimento letterario 
più recente del « nouveau roman » (da Nathalie Sarraute, a Robbe-Grillet, a Butor), quando 


l'accento si sposterà in modo particolare sullo « spazio letterario » — Butor parlerà di 
« espace proussien » —, che è anche uno dei primi tentativi di interazione tra le arti. 
Questo della Stein è, inutile dirlo, un tentativo di adeguare il linguaggio letterario ai 


procedimenti del Cubismo pittorico, in una proposta di operazioni coordinate e parallele, 
potenzialmente ricca di conseguenze, e vicina all'attuale impostazione culturale orientata 
su ricerche di carattere intersoggettivo e interdisciplinare. 


Il Cubismo sarà il primo movimento moderno a porre in termini tecnico-scientifici il 
principio fondamentale dell'arte contemporanea: la coscienza, cioè, dell'artista, della sua 
nuova condizione di tecnico, di specialista, di professionista. È perciò un movimento 
contestatario non in quanto intende distruggere il modo tradizionale della visione pittorica, 
come ripetono spesso gli stessi protagonisti del movimento, in nome, si è detto, della 
scoperta della quarta dimensione, in nome del fatto tempo immesso nel quadro come 
« presente continuo », nella « visione simultanea », ma in quanto recupera alla visione 
artistica la sua dimensione intellettuale. In realtà si porrà come ultimo atto di una tradi- 
zione « moderna » europea, che porterà alle estreme conseguenze. Il Cubismo sarà con- 
testazione all'interno di un sistema, quello della tradizione figurativa « classica » e rimarrà 
nel sistema, malgrado, e forse grazie alla sua carica di rinnovamento, ma non sarà 
avanguardia, almeno nella sua visione estetica, orientata, secondo la tradizione, appunto, 
alla definizione della « forma » (o della « antiforma »). Ma la forma sarà concepita non più 
come « trascendenza », bensì come « assoluta immanenza », come « esperienza formale ». 


Ci sono due opere considerate chiave della visione cubista: « Les Baigneuses » di Cézanne 
(nelle diverse versioni, a partire dal 1885) e, anche attraverso quelle, « Les Demoiselles 
d'Avignon » di Picasso (1906?-07), che si considerano il punto di passaggio al Cubismo. 
Ne «Le Baigneuses » di Cézanne Picasso riconosce tutta la problematica legata alla 
soluzione della forma plastica nello spazio, « nella sfera delle sensazioni luminose e 
cromatiche ». Nelle « Demoiselles » la continuità tra l'oggetto e lo spazio diviene assoluta, 
l'immagine sembra sbozzata, tagliata, incisa nello spazio come parte di esso; lo spazio 
diviene materia solida, in cui la forma è «in nuce» come la forma dei « Prigioni » nel 
Marmo da cui Michelangelo, per forza di creazione, li strappava. Picasso dirà a Gonzales 
nel 1908, a proposito delle « Demoiselles »: « Basterebbe tagliare a pezzi i personaggi 
— poiché i colori non sono che indicazioni di prospettive differenti dei piani inclinati da 
un lato e dall'altro — poi riunirli secondo le indicazioni fornite dal colore, per trovarsi 
In presenza di una scultura ». Parole che sono forse tra le più illuminanti: è col Cubismo, 
in effetti, che cessa la differenza tra i generi artistici. 


La tela di « Les Demoiselles », non finita, resterà tredici anni rivolta contro il muro nello 


studio di Picasso. Sarà pubblicata per la prima volta nel 1925, su « Révolution surréaliste » 
e acquistata da J. Doucet. 


Il Cubismo, dunque, è stato avanguardia esclusivamente nel porre il fatto artistico 
non come « atto » assoluto, ma come processo di sperimentazione continua, nel porre 
cioè l'operazione artistica nella sfera dell'ètica. È questo il suo apporto più diretto 
al mondo culturale moderno — ed è forse una delle ragioni per cui Picasso, artista 
« classico »_€ individualista (la sperimentazione è la rinuncia al « capolavoro » asso- 
luto), non è rimasto legato al Cubismo, anche se, più che in altri « cubisti », l'espe- 
rienza del movimento resterà per lui fondamentale. Forse il Cubismo non è stato 


avanguardia perché non ha presupposto una dichiarata scelta politica. Scrive Argan: 
«L artista deve fare la sua scelta politica, e la fa nel momento stesso in cui sceglie 
di dedicarsi ad un'attività che soltanto nel quadro di una società senza classi può rag- 
giungere il fine ultimo del valore. Almeno tre dei maggiori artisti del secolo (per non 
parlare degli architetti) hanno compiuto questa scelta con una intrepidezza d'animo che 
rammenta quella dei riformatori religiosi del Cinquecento: Kandiskij, Klee, Mondrian... 
Rinunciano senza rimpianto alla felicità dell'invenzione per la difficoltà della ricerca. 
Indubbiamente il prestigio già immenso di Picasso avrebbe potuto decidere le sorti della 
nuova poetica. Ma Picasso non è diventato calvinista. è rimasto cattolico, magari per non 
togliersi il piacere di bestemmiare. Ha risposto da spavaldo: lo non cerco, trovo. La più 
famosa, ma moralmente la peggiore delle sue battute » 


Più taidi. al momento di « Guernica» («un grande quadro storico fuori stagione... un 
quadro decisamente classico: un Poussin deformato, schiantato, esploso, ma, come strut- 
tura, un Poussin » - Argan). Picasso avrà fatto la sua scelta, e sarà una scelta giusta, gene- 
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rosa, sarà la scelta che ci aspettavamo da lui. « Si deve indubbiamente al suo prestigio, 
e bisogna essergliene grati » scrive ancora Argan « se la ripresa artistica europea non è 
stata neorealista ma neocubista, quindi picassiana ». 

Si deve dunque a Picasso se il Cubismo non è stato un movimento di avanguardia ma 
soltanto un movimento di contestazione; come si deve a lui se il Cubismo non ha aperta 
la strada all'astrattismo; se, in ultima analisi, ha rinchuiso su se stesso quella porta 
verso la libertà assoluta dell'espressione artistica, come libertà dell'uomo, che avrebbe 
potuto spalancare. 


Questo chiarimento sul Cubismo come fatto di contestazione e non di rivoluzione, questo 
suo esser rimasto nella sfera della figurazione, serve a chiarire, forse, quali fili della 
trama dell'arte contemporanea siano stati sempre guidati o sorretti dall'opera di Picasso: 
in lui, oltre ad un totale recupero di tutta la storia dell’arte occidentale, dell'arte delle 
Cicladi all'Espressionismo, si ritrovano i germi e le definizioni di tutti i grandi fatti con- 
temporanei, dal Dada al Surrealismo alla Metafisica, dai fermenti dell'Ecole de Paris 
in lui, oltre ad un totale recupero di tutta la storia dell'arte occidentale, dall'arte delle 
a tutto il 900 italiano, compreso, perfino, tutto il ritorno all'ordine. 

Picasso resta fuori, invece, e volutamente, da tutto il filone rivoluzionario dell'astrattismo, 
sia nel settore concreto e razionalista, sia in quello irrazionalista dell'informale (anche se 
questo si ricollega, per molti aspetti, al Surrealismo, e se al Surrealismo o al Dadaismo 
fanno capo quasi tutti gli aspetti postinformali, dalla Pop-Art al Nouveau Réalisme, fino 
nelle sue manifestazioni più attuali). ; 
Resta fuori, lui, così prepotentemente ed inesauribilmente « artista », e artista « classico » 
da quel filone che porterà al superamento del concetto di arte e di oggetto artistico, per 
una riproposta del comportamento umano come espressione mentale (« Art as idea as 
idea » di Kosuth), alternativa a quella situazione di impatto, insuperabile. coi mezzi 
tradizionali, quale è quella offerta dalla situazione sociale, economica, politica, attuale. 
Perciò si può dire che l'arte come definizione finisce con Picasso. 

Dopo di lui, forse, avrà addirittura un altro nome. 


In collaborazione col Museo Nazionale del Cinema di Torino: 


DA RENOIR A PICASSO di Paul Haesaerts 
musica di André Souris - (Belgio, 1950) 


GUERNICA di Robert Hessens, Alain Resnais e Pierre Braunberger 
Soggetto di Robert Hessens - commento di Paul Eluard 
musica di Guy Bernard - (Francia, 1950) 


UNA VISITA A PICASSO di Paul Haesaerts 
musica di André Souris e Pierre Froidbise - (Belgio, 1950) 


In collaborazione con il « Centre Culturel Franco-Italien »: 
PICASSO, LE PEINTRE ET SON MODELE di B. Bertand - 1964 


In collaborazione con l'« Institut Francais » di Firenze: 
ANTIBES, MUSEO GRIMALDI di J. Berthier - 1965 
LE REGARD PICASSO di N. Kaplan - 1967 


Opere di pittura, grafica, scultura 
La morte di Pablo Picasso 


Il mito di Picasso 


Mario De Micheli, Lara-Vinca Masini 


Rafael Alberti, Vittorio Vidali 


Descrizione del materiale fotografico 


Pannello 1 


Pannello 2 


Pannello 3 


Pannello 4 


Pannello 5 


Pannello 6 


Pannello 7 
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La casa natale di Picasso a Malaga. 

Don José Ruiz Blasco, padre di Pablo, pittore e professore alla scuola Arti e Mestieri 
di San Telmo. 

Ritratto del padre, 1897-98 (coll. Picasso). 

Dona Maria Picasso de Ruiz, madre di Pablo, in un ritratto eseguito dal figlio nel 1923. 
Picasso e sua sorella, 1888. 

Picasso a sette anni. L'artista ha trascorso l'infanzia a Malaga dove è nato il 25 ottobre 1881. 
Picasso a 16 anni: frequentava l'Accademia di Arte Iberica di Madrid. Pablo ha cominciato 
a dipingere giovanissimo, firmando col nome della madre, Maria Picasso. cr ll 
Un disegno di Picasso undicenne. Il tema è quello abituale del padre don José: i colombi. 
Uno dei primi quadri di Picasso « La prima comunione ». Ha appena quindici anni. 

« Quando ero bambino, mia madre mi diceva: 'se farai il soldato, diventerai generale. Se 
farai il monaco diventerai papa '. Ho voluto fare il pittore e sono diventato Picasso ». 


Picasso a 19 anni, in tenuta da soldato. A quell'età Pablo aveva già assimilato le linee 
generali della cultura europea con l'aiuto di un amico, il poeta catalano Jaime Sebartés. 
Un disegno del 1898-99, che raffigura Lola, la sorella (Museo di Barcellona). Îri ug 
Disegno pubblicitario per il locale di Barcellona che Picasso frequentava con altri artisti 
alla fine del secolo. 


Autoritratto con Angel F. de Soto e Sebastian Jnyer Vidal, 1902. 
La vita, 1903 (Cleveland, Museum of Art). 

Il vecchio ebreo, 1903 (Mosca, Museo Pusckin). 

La stiratrice, 1904. 

Edgar Degas, Le stiratrici, circa 1884. 

Nudo di spalle, 1902 (Parigi). 


Picasso, 1904, Bateau Lavoir. i el 
Picasso nel 1905, tra Fernand Olivier e l’amico Ramon Raventos, nello studio d 
pittore Vidal. A ipinto 
L'attore, 1904-1905 (New York, Metropolitan Museum of Art). A partire da questo dipin 
ha inizio il periodo « Rosa » della pittura di Picasso. : 

Acrobata e giovane equilibrista, 1905 (Mosca, Museo Pusckin). 

Ragazza di Maiorca, 1905 (Mosca, Museo Pusckin). 


i SG LUMBAnChI, 1905 (Washington, National Gallery of Art). 

alla quinta elegia Duinense di Rainer Marie Rilke: ) 
Ere iù di noi silla e 

« Ma di', chi sono quei randagi eterni / Quei fuggitivi un poco più di nol, f Chea 5 

torce — e non si sa perché / Sin dall'infanzia prima, / Un volere implacabi sa PARO 

Questi versi sono stati ispirati al poeta dal clima del quadro «1! saltimba 5 


Ritratto di Gertrude Stein, 1906 (New York, Metropolitan Museum of Art). 

Studio per «Les demoiselles d'Avignon » (Filadelfia Museum of Art). 

Les demoiselles d'Avignon, 1907 (New York, Museum of Modern AI). ‘tore: divenuto 
Il famoso banchetto che Picasso offrì in onore di Henri Ruusseau, il pittore a d'oro 
celebre, dopo la morte, con il soprannome di « Doganiere ». Siamo nel 1908. l'epoc 

di Montmartre. i 
Gertrude Stein, Picasso, 1909: 

« Uno che alcuni seguivano con certezza era uno assolut 
alcuni seguivano con certezza era uno affascinante. Uno che 
era uno assolutamente affascinante... ». 

Busto femminile, 1908 


amente affascinante. Uno ca 
alcuni seguivano con certezza 


Ambroise Vollard. 

Cézanne, ritratto di Ambroise Vollard, 1899 (Parigi. Petit Palais) 
Ritratto di Ambroise Vollard, 1909 (Mosca. Museo Pusckin) 
Wilhelm Uhde. 

Ritraîto di Wilhelm Uhde, 1910 (Saint Louis, Museo Pulitzer) 
Sacré Coeur 

Georges Braque, Le Sacré Coeur, 1910 

Natura morta con caraffa e candeliere, 1909 (Parigi) 


La vita, 1903 I saltimbanchi, 1905 


Ritratto di Gertrude Stein, 1906 Les demoiselles d'Avignon, 1907 


Pannello 8 


Pannello 9 


Pannello 10 


Pannello 11 


Pannello 12 


Pannello 13 
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Natura morta spagnola, 1912. 

Georges Braque, Natura morta con l'asso di fiori, 1911 (Parigi, Musée National d'Art 
Moderne). 

Juan Gris, Natura morta con fruttiera e bottiglia d’acqua, 1914 (Otterlo, Rijkmuseum 
Kròller Muller). 

Donna in poltrona, 1913 (New York). 

Ritratto di Guillaume Apollinare col capo bendato, 1916. 

Apollinare, 14 ottobre 1912: 

« Le tele cubiste di Picasso, Braque, Metzinger, Gleizes, Léger, Juan-Gris, ecc. provocarono 
l'arguzia di Henri Matisse che, colpito dall'aspetto geometrico di questi quadri in cui gli 
artisti avevano tentato di rendere la realtà essenziale con estrema purezza, coniò il 
nomignolo burlesco di 'cubismo', che doveva così rapidamente diffondersi nel mondo. 
| giovani pittori lo adottarono subito, perché nel rappresentare la realtà concepita, l'artista 
può rendere l'apparenza delle tre dimensioni ». 


Picasso a Pompei durante il viaggio in Italia del 1917. . : 
Il ritratto di Olga Khoklova, la ballerina russa che Picasso sposò nel 1918. Dal matrimonio, 
che fallì dopo tredici anni di apparente serenità, nacque un solo figlio, Paulo. 

Picasso e i suoi aiutanti durante la realizzazione delle scene per « Parade », 1917. 

Jean Cocteau, Les feuilles libres, pag. 227, nov-déc. 1923: : e 

« Ciò che mi riguarda, è Picasso scenografo. lo l'ho avvicinato al teatro. | suoi amici non 
volevano credere che egli mi avrebbe seguito. Una dittatura pesava su Montmartre e 
Montparnasse; si traversava il periodo austero del cubismo. Gli oggetti che potevano 
stare su un tavolo da caffè, una chitarra spagnola, erano i soli piaceri permessi. Dipingere 
una scena soprattutto per i balletti russi (questa gioventù devota ignorava Strawinsky) 
era ritenuto un misfatto. Il peggio era che avremmo dovuto raggiungere Serge Diaghilew 
a Roma e che il codice cubista impediva qualsiasi altro viaggio che non fosse fra Place 
Abbesses e boulevard Raspail ». 

Caricatura di Diaghilev, 1917. 

Studio per una scena di « Tricorno », 1919. 

Costume per il « Tricorno »: le Corregidor, 1919. 

Ritratto di Igor Strawinski, 1920. 

Ritratto di Manuel De Falla, 1920. 

Copertina della rivista « Les feuilles libres ». 


| tre musici, 1921 (The Museum of Modern Art, New York). 

Tre donne alla fontana, 1921 (The Museum of Modern Art, New York). 
Maternità, 1922 (New York). 

Ritratto del figlio Paul vestito da clown, 1921 (coll. Picasso). 


Wladimir Maiakoski, Opere, voll. Il, p. 771: 

« Il suo studio è pieno delle cose più varie, a cominciare d 7 LUTTO 
in azzurro e rosa, di stile antico, per terminare con una costruzione di latta e fil di ferro. 
Osservate le illustrazioni: la fanciulla pare uscita da un quadro di Serov. Il ritratto di 
donna è nettamente realistico e poi c'è un vecchio violino scomposto. E tutte queste 
opere portano lo stesso anno di nascita ». 

Bicchiere e chitarra, 1922 (Lucerna, Rosengart). 

La Danza, 1925 (coll. Picasso). 

Studio, 1928 (Venezia, collezione Guggenheim). 


la una scenetta del tutto reale 


Morte di Orfeo, 1930, acquaforte, illustrazione per le Metamorfosi di Ovidio. . 
Celebrazioni per la pace, 1934, acquaforte, illustrazione per la Lisistrata di Aristofane. 
Costruzione, 1930 (coll. Picasso). 

Testa di donna, 1931-1932 (coll. Picasso). 

Il sogno, 1932 (New York). 


Donna seduta, 1939 (Pittsburg. Thopson Collection). 
Minotauromachia, 1935, acquaforte. 

Ritratto di Maria Teresa Walter, 1936 (coll. Picasso). . 
Un angolo del grande studio in Rue des Grands-Augustins, a Parigi. 
Paul Eluard a Pablo Picasso, 1936: 

« Buona giornata ho rivisto colui che non dimentico 4 Rule 
donne fugaci / Che mi facevano siepe d'onore con gli occhi E nei loro sorrisi si 
ravvolsero. / Buona giornata ho veduto gli amici miei senz'atfanni Gli uomini non 
pesavano / Un passante / Ombra mutata in topo / Fuggiva nel rigagnolo / Ho visto il 
cielo grandissimo / Lo sguardo bello di chi non ha nulla / Spiaggia remoia ove nessuno 
sbarca. / Buona giornata giornata che nacque melanconica / Nera sotto verdi alberi 
Ma che ad un tratto intrisa d'aurora / M'entrò in cuore di sorpresa ». 

Ritratto di Paul Eluard. 


Colui che mai dimenticherò / E 


Ritratto di Ambroise Vollard, 1909-1910 Donna in poltrona, 1913 


Il violoncello, 1914 Gabbia di uccelli, 1923 
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Pablo Picasso, Suefio y mentira de Franco: 

« Fandango di civette salamoia di spade di polpi di malaugurio strofinaccio di peli di 
tonsure ritto nel centro di un tegame a coglioni nudi / posto sul cono del gelato di 
merluzzo fritto nella rogna del suo cuore di bue / la bocca piena di gelatina di cimici 
delle sue parole / sognagli del piatto di lumache che intrecciano budelle mignolo in 
erezione né carne né pesce / commedia dell’arte di mal tessere e tingere le nuvole 
prodotti di bellezza del carretto delle immondizie / ratto di fanciulle in lacrime e singhiozzi 
sulla spalla la bara colma di salsicce e di bocche / la rabbia torcendo il disegno dell'ombra 
che lo frusta i denti inchiodati nella sabbia e il cavallo aperto da parte a parte al sole 
che lo legge alle mosche che imbasticono ai nodi della rete piena di acciughe un razzo 
di gigli / torcia di pidocchi dove si trova il cane nodo di topi e nascondiglio del palazzo 
di vecchi stracci / le bandiere che friggono nel tegame si contorcono nel nero della salsa 
d'inchiostro sparsa nelle gocce di sangue che lo fucilano / la strada sale sino alle nuvole 
attaccata per i piedi al mare di cera che imputridisce le sue viscere e il velo che la 
copre canta e danza folle di dolore / il volo di canne da pesca e 'alhiguì alhiguì' del 
funerale di prima classe del furgone di sgombero / le ali spezzate rotolano sulla tela 
di ragno del pane secco e dell'acqua chiara della zuppa di zucchero e velluto che dipinge 
il colpo di frusta sulle sue guance / la luce si nasconde gli occhi davanti allo specchio 
che le fa il verso e il pezzo di torrone delle fiamme si morde le labbra della ferita / gridi 
di bambini gridi di donne gridi di uccelli gridi di fiori gridi di travature e di pietre gridi 
di mattoni gridi di mobili di letti di seggiole di tendine di pentole di gatti e di carte 
gridi di odori che si graffiano gridi di fumo che pungono alla gola i gridi che cuociono 
nella caldaia e i gridi della pioggia d’uccelli che inondano il mare che rode l'osso e 
si rompe i denti mordendo il cotone che il sole intinge nel piatto che il borsellino e 
la borsa nascondono nell'impronta che il piede lascia sulla roccia ». 


Guernica, 1937 (The Museum of Modern Art, New York, prestito dell'artista). Cahier 
d'Art, 1937, Christian Zèrvos, Histoire d'un tableau: 

« Per queste ragioni si può affermare che quest'opera commuoverà sempre, darà delle 
suggestioni, susciterà dei sentimenti, farà vivere costantemente la convinzione che esi- 
stono delle cose più grandi della realtà apparente e che partecipare alla loro grandezza 
è come un elevarsi in dignità ». 

José Bergamin, Picasso furioso: N 
« Il mistero trema in lui per la verità collerica della giustizia che egli chiede. Perché 
la vera giustizia è il coltello della bilancia fra un sì e un no definitivi; essa non è altra 
cosa in fondo — altra cosa ideale, altra realtà, che l'affermazione umana della vita 
alla quale la negazione della morte fa da contrappeso. La pienezza dell'essere contro 
il niente ». 


La città di Guernica tre giorni dopo la strage. 

G. C. Argan, Picasso: la vita e l'opera, pag. 15, Torino, 1969: 

«Da un punto di vista strettamente storico, ' Guernica! è il solo esempio di ‘ sublime ' 
moderno, di un ’sublime' contestato nel quadro stesso, come per dimostrare che se 
nel mondo c'è un Hitler anche il ’sublime' si stravolge e precipita nell'infame. Ma 
non è proprio quel 'sublime’ la nota sconcertante? Picasso parlò allora per tutti noi 
che tacemmo, è stato per un giorno la coscienza del mondo, ha salvato anche le 
nostre anime, merita gratitudine eterna ». 


Picasso nello studio di Royan con Jaime Sabartées, 1940. 

Maria Teresa con Maya, 1938 (coll. Picasso). 

Ritratto femminile, 1939 (coll. Picasso). 

Pesca notturna ad Antibes, 1939 (New York, The Museum of Modern Art). 


Donna con arancia, 1943 (coll. Picasso). 

Testa di toro, 1943. 

Natura morta con casseruola, 1945 (Parigi, Musee National d'Art Modern). 

Il carnaio, 1945. 

Pablo Picasso, Humanité. Parigi, 5.10.1944: , ‘ ; 
«lo sono fiero di dire che non ho mai considerato la pittura come un arte di semplice 


passatempo, di distrazione; ho voluto con il disegno e ii colore, poiché queste sono 
le mie armi, penetrare sempre più a fondo nella conoscenza del mondo e degli uomini, 
perché questa conoscenza ci liberi ogni giorno di più... Ho compreso ora ch questo 


non è sufficiente; questi anni di oppressione terribile mi hanno dimostrato che io devo 
combattere non soltanto con la mia arte ma con tutto me stesso... ». 
Maitinata, 1942. 


La gioia di vivere. 1946 (Musée Grimaldi. Antibes) 
La donna fiore, 1946. 
Picasso con Francoise Gilot, 1948 


Tre donne alla fontana, 1921 Figure in riva al mare, 1931 


Minotauromachia, 1935 Donna in lacrime, 1937 
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Ceramica 

Quattro profili, 1949 (35 esemplari). 

Pesce di profilo, 1951 (25 esemplari). 

Pesce di profilo, 1951 (50 esemplari). 

Suonatore di flauto, 1951 (40 esemplari). 

Pesce su fondo bianco, 1952 (250 esemplari). 
Grande vaso, uccelli e pesci, 1955 (25 esemplari). 
Fauno cavaliere, 1956 (100 esemplari). 

Scena di tauromachia, 11 giugno 1959 (100 esemplari). 
Testa di leone, 1968 (50 esemplari). 

Viso a quattro visi, 13 marzo 1971 (200 esemplari). 


Cliché inciso da Picasso. 
Procedimento per la realizzazione delle ceramiche. 
Piatto Vallauris con fauno, 1956 (100 esemplari). 


La figlia Maya, nata nel 1935 dal legame con Maria Teresa Walter. 

Tre dei quattro figli di Picasso. 

Picasso con una delle sue più note sculture, « La capra » e con il modello. 

Lo studio di Vallauris prima che Picasso lo lasciasse per vivere a Cannes. 

Bambina che salta la corda, 1951. 

H. Parmelin, Picasso dice..., pag. 39, Milano, 1971: 

« Ho trovato su cosa appoggia la bambina quando è per aria. Sulla corda, naturalmente! 
Perché non ci avevo pensato?... Basta guardare la realtà... ». 


Ritratto di un pittore da El Greco, 1950 (Lucerna). 
Massacro in Corea, 1951 (coll. Picasso). 
Francisco Goya, Il 3 maggio 1808 (Museo del Prado, Madrid). 


Il volto della pace, 1950. 

Ilia Ehrenburg, Uomini e anni, pag. 287: 

«Mi è accaduto più di una volta di dovergli chiedere qualche favore: quasi sempre 
all'ultimo momento si scopriva che per il buon esito di un congresso e di una qualsiasi 
campagna in difesa della pace era necessario avere un disegno di Picasso. E per quanto 
assorbito da altri lavori, egli esaudiva sempre la richiesta ». 

La guerra, 1952 (Cappella di Vallauris). 

La pace, 1952 (Cappella di Vallauris). 


1 d'après 

Ragazze sulla riva della Senna, 1950 (Basilea, Kunstmuseum). 

Gustave Coubert, Ragazze sulla riva della Senna, 1856 (Parigi, Musée Petit Palais). 
Le donne di Algeri, 1955. 

Eugene Delacroix, Le donne di Algeri, 1834 (Parigi, Louvre). 

Las Meninas, 1957 (Barcellona, Museo Picasso). 

Velasquez, Las Meninas, 1956 (Madrid, Museo del Prado). 

Colazione sull'erba, 1961. 

Eduard Manet, Colazione sull'erba, 1862 (Parigi, Louvre). 


Picasso mostra un dono di Henri Matisse. 

Picasso e il pannello « La caduta di Icaro », 1957 (Palazzo dell'Unesco). 

Picasso e i suoi piccioni sulla terrazza della Villa La Californie, 1957. 

Ritratto di Ilia Ehrenburg, 1948. 

Ilia Ehrenburg, Uomini e anni, pag. 277: 

« Quando sono stato da lui l'ultima volta — nel 1958, a Cannes — mi sorprendevo 
continuamente a pensare: guarda che cosa straordinaria, tutto il mondo è cambiato fino 
a diventare irriconoscibile, io stesso non comprendo il mio passato, e Picasso è tale e 
quale come quarantacinque anni fa! E, così pensando, ero cosciente al tempo stesso 
che nessuno aveva camminato più rapidamente di lui ». 

Tori e toreri, 1959. 

Tori e toreri, 1959. 


a colazione il 3.12.60. Con 


«A Jacqueline per le anguille marinate cucinate da lei per I 0 . Co 
immenso desiderio 


questo quadro non intendo che offrirle un piccolo segno del mio 
di piacerle. Picasso ». 
Ritratto di Jacqueline Roque, 1954. 
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Raffaello e la Fornarina, acquaforte, 1968. 

Raffaello e la Fornarina, acquaforte, 1968. 

«Quando sono solo con me stesso, non ho il coraggio di pensare a me come ad un 
artista nel grande ed antico senso del termine. Giotto, Tiziano, Rembrandt e Goya erano 
grandi pittori; io sono soltanto un incantatore del pubblico, uno che ha capito il proprio 
tempo ed ha sfruttato come meglio ha potuto l'imbecillità, la vanità, la cupidigia dei 
propri contemporanei. La mia è un'amara confessione, più penosa di quel che non appaia, 


che ha però il merito di essere sincera ». (Con queste parole Pablo Picasso ha presentato 
le « Incisioni erotiche di Picasso »). 


Rafael Alberti, Picasso a Raffaello e alla Fornarina: 

« Il riccio che a sua madre il flauto lascia / quando il coniglio tirò al pozzo il gatto / 
chiappa e ombelico e coda senza scarpa / un pennello gli mise fra le ciglia. / Se la 
civetta non trovò la donnola / così simile al vecchio nel ritratto / la lince s'infilò con 
apparato / credendo che una crepa era una grata. / Gloria a chi toglie e mette le 
castagne / a suo padre e alle pale del mulino / che macinando fiore macinò una 


rondinella. / Coi fili delle più fini ragnatele / Picasso incise Raffaello Sanzio di Urbino / 
qui fra le braccia della Fornarina ». 


Antonio Durbé, Clara Errico, Franco Hippert, Gino Martano 
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